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rentes. Ils sont étroitement liés au contexte socioculturel de leur époque, de leur pays. Ils veulent 
renvoyer à autre chose que ce que dit l’image. Il faut qu’ils soient spontanément reconnus.




À partir de  dix exemples choisis dans la peinture religieuse, la nature morte, le por-




qui se couvre d’églises, d’abbayes, de cathédrales, les fresques envahissent l’intérieur des 
édifices religieux, la sculpture anime les chapiteaux et les tympans d’une iconographie reli-
gieuse qui était pour chacun le moyen de connaître les écritures saintes et de nourrir sa foi.
Le Maître de la Madone Strauss, peintre  anonyme actif dans la région de Florence, aborde 
d’une manière très personnelle le thème de la crucifixion dans une œuvre de la Galerie de 
l’Académie (Florence), Imago Pietatis  avec la Vierge Marie et Marie Madeleine.
Le style de cette œuvre du début du xve siècle est de tradition gothique. La perspec-
tive n’est pas connue, les proportions hiérarchiques demeurent. Cette scène  représente 
une situation qui n’a jamais été décrite dans les Evangiles : Marie, mère du Christ, et Marie 
Madeleine, embrassent les mains du crucifié qui se tient à mi corps dans son tombeau. Il 
s’agit de représenter la passion du Christ par les différents signes-objets en une mise en page 
très structurée : le Christ se situe au centre de la composition dans l’axe médian, la Vierge 
et Marie Madeleine se répondent l’une à l’autre. Personnages, gestuels et objets se répar-
tissent en un rythme soutenu. À gauche, Hérode se lave les mains, Judas embrasse Jésus, la 








de monter au paradis, le calice ou graal selon l’interprétation chrétienne qui servit au der-
nier repas du Christ avec ses apôtres et où Joseph d’Arimathie a recueilli le sang et l’eau 
qui s’épanchaient de la blessure du Christ mort, le voile  de Véronique, les pots d’onguents 





courage, la ténacité : Marie Madeleine a suivi le Christ, elle est restée au pied de la Croix, 
elle est allée au tombeau.
Couleurs et gestuelles font partie des langages picturaux et symboliques de l’œuvre d’art. 
Au cours des siècles, les artistes ont proposé une vaste gamme de gestes et d’expressions 
qui traduisent les états intérieurs, l’état de l’âme. La  gestuelle apparaît dans l’art de la fin 
de l’antiquité, tant païen que chrétien, et elle se répand à partir du xiiie siècle devenant un 
élément majeur des scènes de lamentation, avec tout particulièrement, Marie Madeleine au 
pied de la croix qui s’oppose à l’attitude plus retenue, plus intime, de la détresse de la Vierge.





Elle est le centre mystique du cosmos et elle constitue l’échelle qu’empruntent les âmes qui 
montent vers Dieu. Dans sa signification cosmogonique, elle est liée à l’arbre de la vie et 
elle symbolise l’union des contraires. Dans la figure du Sauveur, on distingue la croix de 
la Passion et la croix de la Résurrection : le montant vertical est l’emblème de Dieu, de la 
spiritualité, du salut éternel, le bois horizontal symbolise la dimension animale et terrestre 
ainsi que la douleur et la négativité. Ce bois horizontal semble fléchir sous le poids de la 
souffrance du Christ.
La douleur est exprimée par la gestuelle
Les mains du Christ aux doigts tentaculaires, tordus, crispés, secs comme des sarments de 
vigne, expriment l’insoutenable, tandis qu’au pied de la croix, Marie s’évanouit, retenue 
par Saint Jean. Pâle, les yeux fermés, ses mains sont serrées l’une contre l’autre. Ce geste est 
l’équivalent iconographique du geste de se tordre les mains. Elle est enveloppée dans un 
ample manteau blanc, comme le saint suaire, comme la pureté de l’agneau, blanc comme le 
livre sacré des Écritures. Le blanc symbolise bien sûr la pureté.
Marie Madeleine est éperdue de douleur. Ses mains jointes aux doigts entrecroisés à 
la manière des bois de la couronne d’épine ainsi que la torsion de son corps évoquent son 
immense détresse.
En opposition au fond sombre au soir du vendredi saint, le noir, couleur des ténèbres, 
de la mort, se distinguent le rouge du manteau de Saint Jean et la robe orangée de Marie 
Madeleine : jeu de contraste et expression symbolique ; le rouge, symbolise le sang répandu 




(1613-1669), artiste dont nous venons de fêter le 4e centenaire de sa naissance, nous choisis-
sons L’Arrestation de Saint Jean Baptiste de 1667.
Certains ont voulu voir, dans la jeune femme qui tient un enfant dans les bras, Hérodiade. 
Elle est vêtue d’un manteau de glace bleu symbolisant la froideur implacable qui va entraî-
ner la décapitation de saint Jean-Baptiste. Si le bleu, comme nous l’avons déjà écrit, était 
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Un soldat est vêtu d’un manteau jaune. Il suggère le souci, le mensonge, la confusion 
dus à cette arrestation. Le jaune était considéré comme une couleur éteinte, mate, triste par 
rapport à l’or ou à la lumière du soleil qui, elle, était source d’énergie et de vie. Le jaune est 
la couleur de la trahison : couleur de la robe de Judas à partir du xiie siècle. L’autre soldat a 
un vêtement de  couleur verte, un vert de nerprun que le peintre Reynaud Levieux emploie 
souvent. Il symbolise l’instabilité. Le vert a également un côté négatif, avec la représenta-
tion des mauvais esprits.
Dans l’histoire de la peinture moderne, la couleur se présente comme ayant une valeur 
égale à celle du concept de vérité, mais elle peut être l’expression d’une sensation indivi-
duelle subjective. Ainsi, pour les romantiques allemands, le bleu est une tonalité de mélan-
colie et de rêve, et en tant que symbole, elle représente une vérité intérieure, émotionnelle 
et/ou idéelle.
Marc Chagall (1887-1985) est profondément marqué par la tradition des Juifs hassidiques. 




la guerre et la persécution des juifs. Il glisse dans la nuit pour détruire une humanité sans 
défense. Le rabbin avec les rouleaux du Livre de la Loi s’enfuit de la scène pour protéger le 
patrimoine religieux et culturel de son peuple. De l’autre côté, la Vierge à l’Enfant, le Christ 
crucifié dans un village en flammes, symbolisent les souffrances infligées aux juifs. L’artiste 
juxtapose les deux religions juive et chrétienne qui emplissent sa vie spirituelle. La vache est 
une allusion à la maternité et à la fonction nourricière de la nature, la pendule au destin de 
l’homme. Dans de nombreux tableaux, la pendule est associée à la représentation de la cruci-
fixion ;  la bougie symbolise la faible lueur de l’espérance dans les ténèbres de l’obscurantisme.
Fig. 1. – L’Arrestation de Saint Jean-Baptiste, huile sur toile, 1667. 
©Musée des Beaux-arts de Nîmes : Reynaud Levieux.
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La nature morte
Dès l’Antiquité, la nature morte s’approprie une place importante chargée d’une valeur sym-
bolique.  Au cours du Moyen Âge la représentation des cinq sens, la vue, l’ouïe, l’odorat, le 
goût et le toucher, commence à se développer en raison de l’intérêt de plus en plus marqué 
pour les mécanismes cognitifs de l’homme. Certaines fleurs vont faire partie de l’iconogra-
phie religieuse, le lys exprime la pureté de la Vierge, l’iris, les douleurs de la Vierge, l’œil-
let, l’engagement et la fidélité conjugale, mais c’est au xviie siècle que le  stilleben, stilleven, 
still-life, natura-morta, vie silencieuse, vie immobile est inventé et va prendre ses lettres de 
noblesse particulièrement dans la peinture néerlandaise.
Ambrosius Bosschaert (1575-1621) dans la toile Bouquet de fleurs, 1614, du musée Getty de 
Los Angeles, arrange savamment dans  une corbeille d’osier différentes fleurs, la fleur la 
plus représentée étant la tulipe, si appréciée par les acheteurs de l’Europe entière. Un hor-




symbole de volupté passagère et de mort, les insectes sont aussi porteurs de symbole : le 
papillon évoque l’âme vivant une seconde vie après avoir quitté la dépouille terrestre de 
la chenille, sa chrysalide. En opposition, la libellule, animal invertébré chargé d’une signi-
fication négative, incarne le mal, le malin. L’abeille qui butine est le symbole du Christ et 
de sa miséricorde en raison de la douceur de son miel. Fleurs et insectes sont peints avec la 
même perfection du détail.
Dans la toile de Sébastien Stoskopff (1537-1657), L’Eté ou allégorie des cinq sens, 1633, 





Comme le titre l’indique, il s’agit de l’évocation des cinq sens : les instruments de musique, 
violon, luth et partition  mettent en musique les derniers versets du psaume 76 dans la tra-
duction protestante très répandue, « Dieu s’est fait connaître en Juda, en Israël son nom 
est grand... ». Ils symbolisent l’ouïe. Le damier et les dés évoquent le sens du toucher mais 
aussi le risque qu’encourt tout joueur ; le miroir représente le sens de la vue, l’un des volets 
de son encadrement est à demi-fermé pour symboliser le caractère transitoire de la beauté, 
du temps qui passe, comme la corbeille de fruits que porte la jeune femme symbolise l’été 
dont certains fruits sont déjà gâtés. Le temps passe, tout est vanité ! Les fleurs font réfé-
rence au sens de l’odorat, le cartel évoque bien sûr le temps qui passe, le globe symbolise 
la découverte, la connaissance des autres continents. Tous les objets sont rendus avec une 
grande précision, les contours sont nets, soigneusement respectés, la lumière embrasse les 
formes sans accentuation.
Le tableau Panier de fruits de Caravage (1571-1610), Milan, Pinacothèque Ambrosiana, 
1597-1598, est considéré comme la première nature morte italienne de fruits. Il est probable 







tion du caractère éphémère de toute chose.
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Vanitas vanitatum, omnia vanitas, « vanité des vanités, tout n’est que vanité ». Ces paroles 
bibliques issues de l’Ecclésiaste étaient souvent citées et constituaient le thème princi-






vanité des choses de ce monde.
Le portrait
La représentation du sentiment amoureux a inspiré toutes les expressions artistiques à tra-
vers les siècles. Des personnages mythologiques symbolisent l’amour, Eros ou Cupidon, 
Aphrodite ou Vénus, des personnages littéraires également, Ulysse et Pénélope, Tristan et 
Yseult, Roméo et Juliette pour n’en citer que quelques uns.
En peinture, trois exemples ont été sélectionnés et parmi les plus fameux, Cecilia Gallerani 








À peintre exceptionnel, visage exceptionnel, symbolique très audacieuse.





de chasteté et de pureté en raison de sa fourrure blanche : il faut y voir une corrélation avec 
la pureté de cette jeune femme. En grec, l’hermine s’appelle galay, ce qui correspond aux 










de symbolique. Une émotion, une présence, une interprétation psychologique émanent de 
l’œuvre. « Elle semble écouter, sans mot dire » écrira un poète de la cour de duc de Milan.
Parmi les portraits peints par Giussepe Archimboldo (Milan 1527-1593), nous choisis-
sons celui du musée de Stockholm, L’Empereur Rodolphe II en Vertumne (qui était le dieu 
étrusque des récoltes et de l’abondance), 1591. Les portraits du peintre sont conformes aux 
penchants maniéristes. Il s’agit d’un portrait symbolisant le pouvoir : le souverain dont le 
visage est composé de fruits et de légumes, épis, millet, raisins, melons, pommes, pêches, 
cerises, noix, châtaignes et autres encore, le représentent en régent d’un microcosme de fruits 
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et de légumes. Cette profusion de fruits de toutes les saisons et de tous les pays d’Europe 
témoigne de la prétention des Hasbourgs à régner sur l’Europe avec les espoirs de renou-
veau, de réforme et de renaissance. Par ce visage transformé, il devient le symbole d’un 
véritable jardin d’Eden, offrant à ses habitants c’est-à-dire ses sujets, prospérité et fertilité.
Bien plus tard, l’œuvre La Mariée mise à nu par ses célibataires, même ou le Grand verre, réali-
sée entre 1915 et 1923, huile, vernis, feuille de plomb, fil de plomb et poussière sur 2 plaques 
de verre par Marcel Duchamp (1887-1968), Musée d’art de Philadelphie, reprend la même 
symbolique. Elle se compose de deux parties : le domaine de la mariée, partie supérieure, 
l’appareil des célibataires, la partie inférieure. La mariée fait allusion au caractère andro-
gyne de la virginité. La figure du célibataire est symbolisée par l’image d’une machine, la 
broyeuse de chocolat ; les petits entonnoirs sont la matérialisation du désir masculin qui 
culmine en un orgasme solitaire.
Deviner ce qui n’est pas dit : un bras s’élance dans l’espace, des mains sont jointes, des ins-
truments de musique ont été déposés là, une femme est passée, une corbeille de fruits est 
représentée, une horloge  se balance dans le ciel, une femme de cour est maîtresse d’un duc, 
un empereur désire dominer le monde, une mariée est mise à nu par ses célibataires. Si notre 
manque de discernement est tel que nous nous sommes laissés prendre par le jeu de l’ap-
parence, alors dans quels abîmes les pièges de ce monde vont-ils  nous entraîner ? Mais si 
nous avons compris, grâce à la symbolique de l’objet, du geste, de la couleur, que tout n’est 
qu’apparence, mensonge, nous pouvons nous préparer aux vérités célestes.
Résumé 
Les signes et les symboles dans l’écriture picturale ont toujours existé mais avec des faveurs dif-
férentes. Dix exemples picturaux sont présentés du Moyen Âge au premier quart du  siècle. Ce 
choix sert à démontrer le rôle, la signification de tous ces signes et symboles suggérés par les 
couleurs, la gestuelle, les fleurs, les animaux. Parfaitement compris dans la peinture religieuse, 
la nature morte et le portrait par les contemporains de la période médiévale et de la période 
moderne, ces symboles sont moins compréhensibles à la période contemporaine.
Une invitation au regard pour mieux comprendre que, malgré le jeu de l’apparence, tout n’est 
que vanité.
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